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who as professor of rhetoric and philosophy at Leipzig had advocated
a discursive search for truth and enlightenment long before Diderot
did in his Encyclopédie a half century later. And the qualities inherent
in Weisheit/Lebensklugheit are also traceable back to Christian Wolff,
the great synthesizer of Leibnizian philosophical inspiration at Leip-
zig, who successfully applied the Leibnizian category of the plenitude
of possibilities to potentially useful knowledge areas as central to
higher education and research agenda in the 1720s. Because the vol-
ume lacks an index, one cannot easily find remarks on these questions
in this 680-page text. To be sure, Section IV: “Privatbibliothek”, offers
valuable insights into “die medialen, sozialen und öffentlichen As-
pekte der Privatbibliothek” (p. 191) and points to research desiderata
such as women as book collectors, lending practices of private li-
braries, and the role of review journals along with more attention to
recommended “Frauenzimmerbibliotheken” and auction catalogues
(this call despite advances in these areas by Wolfgang Martens, Peter
Nasse, and Helga Brandes). And sections VIII (“Popularisierung
gelehrter Wissensbestände”), XI (“Gärten als epistemologische Mo-
delle”), XII (“Darstellungsformen medizinischen Wissens”), XIII
(“Naturgeschichte. Epistemologie und material culture”), and XIV
(“Ästhetik zwischen Norm und Geschichtlichkeit”) contain welcome
acknowledgment of the exterritorial aspirations of the transformative
potential of rhetoric and aesthetics within the broader public. But no
examination of Wissenskulturen in the 18th century is complete with-
out a focus on Weisheit, Klugkeit, and Nützlichkeit eo ipso. And
rhetoric? It goes without saying.
But as I said at the outset: buy this book, study it. The value of its
innovative insights far outnumbers any lacunae. This volume offers
something for both the expert and the neophyte.
Vanderbilt University John A. McCarthy
Department of Germanic & Slavic Languages




Achim Aurnhammer / Günter Schnitzler (Hgg.), Der Tanz in den Künsten 1770–
1914. (Scenae 10) Rombach, Freiburg/Br. – Berlin 2009. 360 S., € 46,–.
Die Korrelation affektiver und semantischer Komponenten von Kunst
und Kunstwahrnehmung im Tanz wird oftmals als besonders evident
beschrieben. Das hat nicht nur mit dem europäischen (Bühnen-)Tanz
selbst und mit Selbstkonzepten von Praktikern zu tun, sondern auch
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damit, wie in ,den Künsten‘ und den Wissenschaften von ihnen über
den Körper und über Bewegung reflektiert wird. Der Vorschlag, Tanz
nicht isoliert, sondern in seiner Beziehung zu den anderen Künsten in
den Blick zu nehmen, liegt daher nahe. Und die Tanzwissenschaft
etabliert sich seit ihren Anfängen als eine Inter-Disziplin im besten
Sinne: sowohl, was die disziplinäre Herkunft ihrer Vertreter betrifft,
wie auch bezüglich der theoretischen und methodischen Ausrichtung
des Fachs.
In diesem Zusammenhang verspricht der vorliegende Band einen
ehrgeizigen Beitrag: Er will das Verhältnis von Tanz und ,den Küns-
ten‘ theoretisch, methodisch und historisch beleuchten, „die interdis-
ziplinäre Bezüglichkeit des Tanzes und des Tanzens […] allgemein
wie historisch“ (S. 7) erhellen. Entsprechend dieser in der Einleitung
reklamierten Zielsetzung zentriert sich ein großer Teil der Beiträge um
zwei anerkanntermaßen entscheidende Wendepunkte der europäi-
schen Tanzgeschichte. Die Zeit um 1800 ist durch die Ballettreform
von Georges Noverre einerseits, andererseits durch die Integration
des Tanzunterrichts auch in bürgerliche Erziehungskonzepte geprägt:
Tanz wird in dieser Phase neu konzipiert als ,natürlicher‘ Ausdruck
des menschlichen Körpers und gewinnt zudem eine „gesamtgesell-
schaftliche und ästhetische Relevanz“ (S. 8). In der Klassischen Mo-
derne um 1900 dann wird das Verhältnis zwischen den Künsten theo-
retisch wie praktisch neu verhandelt. Das betrifft auch und besonders
die Position des Tanzes, dem eine besondere Authentizität und Un-
mittelbarkeit zugeschrieben wird. Die knappe Einleitung der Heraus-
geber ordnet die Beiträge, deren Themen von Tiroler Volkstänzen bis
hin zu Nietzsches philosophischer Funktionalisierung ,des‘ Tanzes
reichen, anhand dieser tanz- und theoriegeschichtlichen Wendepunk-
te. Auf gut dreieinhalb Seiten wird die Struktur des Bandes skizziert:
Der einleitende Artikel des Phänomenologen Bernhard Waldenfels
soll „die folgenden Beiträge theoretisch fundieren und damit in einem
philosophisch-ästhetisch abgesicherten Feld verankern“ (S. 7). Ange-
sichts einer solch zentralen Funktion verwundert es, dass sich lediglich
zwei Beiträge auf Waldenfels beziehen und sein Name erst in der vor-
letzten Fußnote des Bandes fällt. Bei der Lektüre der einzelnen Auf-
sätze bestätigt sich der Verdacht, den schon die Einleitung weckt: Die
altbekannte historische Gliederung überzeugt nicht. Ein Großteil der
Beiträge widmet sich zwar Phänomenen des Verhältnisses von Tanz
und anderen Künsten, stellt aber deren Bezug zu den in der Einleitung
so stark gemachten tanzhistorischen Wendepunkten nicht ins Zen-
trum.
Der Beitrag von Bernhard Waldenfels (S. 13–22) markiert schon zu
Beginn seinen systematischen Anspruch: „Quer zu allen kulturhistori-
schen Varianten stellt sich die Frage nach dem Ort des Tanzes in der
leiblichen Erfahrung“ (S. 13). Waldenfels behauptet eine Qualität des
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Tänzerischen, die über historisch kontingente Tanz- und Auffüh-
rungskonventionen hinausgeht und den Raum öffnet für ein Wechsel-
spiel der Sinne und der Künste. Mit dem Begriff der „kinetischen Epo-
ché“ (S. 18) versucht er zu bestimmen, aus welchem Grund und auf
welche Weise sich Tanz aus der Menge der Alltagsbewegungen her-
aushebt. Der mit Verve geschriebene Artikel liefert en passant eine auf
das Phänomen des Sichbewegens bezogene tour de force durch die
abendländische Kulturgeschichte von Aristoteles bis Merce Cunning-
ham, bietet aber demjenigen wenig Neues, der mit der Tradition der
Leib-Philosophie und ihrer Fortschreibung durch Waldenfels vertraut
ist. Als Prolegomenon zu einem Band mit dem Anspruch des vorlie-
genden könnte er als heuristische Folie, durchaus auch als Reibungs-
fläche dienen. Doch die Herausgeber muten ihm entschieden zu viel
zu, insbesondere angesichts dessen, dass ein Großteil der Artikel kaum
transhistorisch und schon gar nicht phänomenologisch argumentiert.
Auch der Beitrag von Peter Stephan (S. 23–74) widmet sich dem
Tanz aus einer übergreifenden Perspektive, geht dabei allerdings his-
torisch vor. Gegenstand ist die Entwicklung eines Motivs, das „in
Theologie und Bildkunst über viele Jahrhunderte weit verbreitet war:
[der] Tanz der Engel“ (S. 23). Dabei versteht sich der Beitrag als Fall-
studie zur Frage nach den Spezifika und der Relation von Text- und
Bildmedien. Zur Verdeutlichung bezieht Stephan auch zeitgenössische
Beispiele ein; diese sind, was den Erkenntniswert angeht, durchweg
zweifelhaft, oft überflüssig, dabei zuweilen geschmacklos.
Der elegant geschriebene und ertragreiche Artikel von Gabriele
Busch-Salmen (S. 105–128) diskutiert das Motiv des Tanzes als inte-
gralen Teil von Wielands Ästhetik. Hier sei das Tänzerische als anthro-
pologisch fundiertes Element von Kommunikation charakterisiert,
wobei der Tanz eine Einheit mit der „Schwesterkunst Musik“ (S. 107)
bilde. Noverres Programme werden mit ihrer Annahme einer Bered-
samkeit des Leibes für Wieland als Poetik lesbar. In engem themati-
schen Zusammenhang damit steht Heinrich W. Schwabs Beitrag zu
Friedrich Ludwig Aemilius Kunzens Oberon-Oper Holger Danske
von 1789 (S. 137–170); ein Verweis auf Busch-Salmen hätte sich daher
angeboten. Mit dem Begriff ,Tanzoper‘ verspricht Schwab, „gleichsam
einen Schlüssel zum vertieften Werkverständnis an die Hand“ zu ge-
ben (S. 139); das Konzept bleibt allerdings unterbestimmt. Adolf No-
wak (S. 245–260) konzentriert sich ebenfalls auf Formen der Konzep-
tualisierung von Tanz, geht dabei jedoch von der Philosophie aus: Er
betrachtet vor dem Hintergrund lebensphilosophischer Modelle „eine
bestimmte Zuspitzung der Tanzsymbolik bei Friedrich Nietzsche“
und welchen Niederschlag sie in „musikalischen Kunstwerken“ (S.
245) findet. Titel und Thematik versprechen eine philosophiehistori-
sche Spurenlese im intermedialen Feld zwischen Literatur, Musik und
Tanz, die durchaus mehr Raum hätte einnehmen sollen.
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Mehrere Beiträge nähern sich aus je unterschiedlichen Richtungen Formen des Tan-
zes, die weder dem Gesellschafts- noch dem professionalisierten Bühnentanz zuzuord-
nen sind: Achim Aurnhammer (S. 171–187) analysiert den Eiertanz der Mignon in
Goethes Wilhelm Meister „als choreographisches Phänomen“ und deutet „seine narra-
tive Vermittlung“ (S. 173) im Vergleich der Fassungen von Theatralischer Sendung und
Lehrjahren. Der Artikel konzentriert sich auf den Aufweis der „innovative[n] Bi-
textualität“ (S. 173) der Eiertanz-Episode. Auch der Jubilar Walter Salmen, ausgewie-
sener Experte für die Sozialgeschichte der Musik, widmet sich einem goethezeitlichen
Thema: dem Tanz und den Tänzen in Goethes Faust. Der Beitrag (S. 189–204) gibt al-
lerdings wenig Auskunft über deren Funktion, hingegen spielt die an der Biographie
Goethes orientierte Argumentation oft ins Triviale. Wie Aurnhammer widmet sich
auch Rudolf Denks Beitrag zu Gerhart Hauptmanns Und Pippa tanzt! Ein Glashüt-
tenmärchen und Arnold Schönbergs Pippa-Opernfragment (S. 272–287) der literari-
schen Darstellung einer volkstümlichen Tanzszene: Er untersucht, worin Spezifika lie-
gen, die dem Glashüttenmärchen eine mythisch-transzendente Dimension verleihen
und in denen Hauptmann „den Naturalismus auf seine Weise überwindet“ (S. 274).
Auch das Pippa-Fragment verweise auf eine „musiksprachliche Poetik des Übergangs
in Schönbergs Schaffen“ (S. 286). Der Artikel ist einer von zweien, die Waldenfels’
grundsätzliche Überlegungen zumindest terminologisch aufgreifen; doch angesichts
des zeichentheoretischen Ansatzes bleibt unklar, welchen deskriptiven Mehrwert der
phänomenologische Begriff der kinetischen Epoché bieten soll. Thomas Nussbaumer
(S. 205–230) wählt als Brauchtumshistoriker einen anderen Zugang zum volkstümli-
chen Tanz: Sein Artikel erschließt in der Auseinandersetzung mit Tiroler Bauerntän-
zen, Winkel- und Fasnachtstänzen Bild- und Textquellen zu einem bislang wenig be-
achteten Forschungsfeld. Er untersucht die Tänze hinsichtlich Formen ihrer
Funktionalisierung, von der kollektiven Identitätsbildung bis hin zur Tirolermode und
zum Exotismus-Diskurs.
Auf wieder andere Weise betrachten zwei weitere Beiträge die Bedeutung tänzeri-
scher Praxis und ihres individuellen Erlebens für künstlerische Produktivität: Günter
Schnitzler (S. 307–344) rekonstruiert akribisch die Entstehung der Josephslegende, ei-
nes Balletts von Richard Strauß mit einem Libretto von Hofmannsthal und Harry Graf
Kessler. Im Zentrum stehen die Differenzen unter den an der Realisation Beteiligten,
die die intermediale Kunstform ,Ballett‘ entsprechend ihrem künstlerischen Lebensmit-
telpunkt aus je unterschiedlicher Perspektive betrachten. Christoph Wolffs leider sehr
knapper Beitrag (S. 129–136) widmet sich dem Tanz als dramaturgischem Element bei
Mozart, wo der Tanzsatz zunehmend als Verweis auf außermusikalische Inhalte fun-
giert; er zeigt, wie funktionale Tanzmusik, Tanzszenen in den Wiener Opern und ein
abstraktes Charakterstück mit dem Schema Tanz umgehen.
Herbert Schneider (S. 75–104) widmet sich dem Phänomen der gesungenen Tanz-
musik am Beispiel von Jean Baptiste Lully. Die systematische Unterscheidung zwi-
schen Parodie und Vertonung wird historisch hergeleitet; auf den semantischen Über-
schuss, der sich aus dem intermedialen Zusammenspiel von Musik und Text ergeben
könnte, geht Schneider jedoch nicht ein. Unorthodox gebaute Strophen erklärt er
schlicht damit, dass offenbar „die Verse nicht auf die Musik“ passten (S. 87). Der Bei-
trag endet mit einer trivialen Einlassung zum „Lebensgefühl[] des Barock“ (S. 90).
Arnfried Edler untersucht Aspekte des Tänzerischen bei Johannes Brahms speziell
vor dem Hintergrund des Walzers (S. 231–244), den seine bürgerliche Konnotation
zum „Inbegriff von Tanz während des ganzen 19. Jahrhunderts“ (S. 231) werden ließ.
Das Werk des „sozialen Steilaufsteiger[s]“ (S. 235) Brahms sei in weiten Teilen treffend
als Meta-Musik, als Musik über Tanzmusik charakterisiert. Entsprechend könne man
das Verhältnis der beiden wichtigsten Exponenten der Wiener Musikszene in der zwei-
ten Hälfte des 19. Jahrhunderts beschreiben: Während der Name Johann Strauß Inbe-
griff der Wiener Walzerkultur ist, verkörpert Brahms eine Form des musikalischen
Denkens und des Reflektierens von Tanzkultur(en). Susanne Rode-Breymann (S. 261–
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271) stellt den Walzer ebenfalls als Teil der „kulturellen Identität der österreichisch-
ungarischen Monarchie“ (S. 263), speziell Wiens, vor. Sie beschreibt Kompositionen
von Mahler, Berg und Zemlinsky in Anlehnung an Genette als „Phänomen musika-
lischer Hypertextualität“ (S. 265). Trotz seiner Kürze wird der Aufsatz als einer von
wenigen dem Anspruch des Bandes gerecht, Tanz als intermediales und zeithistorisch
relevantes Problem zu beschreiben; er liefert darüber hinaus fruchtbare methodologi-
sche Ansätze. Auch Gabriele Brandstetter räumt dem Anschluss an andere kulturwis-
senschaftliche Disziplinen eine hohe Priorität ein. Sie widmet sich der Anverwandlung
des Walzers als alternativen, modernistischen Konzepts durch die Fin-de-siècle-Ästhe-
tik von Tanz, Literatur und bildender Kunst (S. 289–306): In der Auseinandersetzung
der Künste mit dem Walzer sei das ambivalente Verhältnis zur Gesellschaft der unter-
gehenden Donaumonarchie mitformuliert. Obgleich Brandstetter auf ihre bisherigen
Arbeiten zu intermedialen Allianzen zwischen Tanz und Literatur der beginnenden
Moderne zurückgreift, ist ihr Beitrag lesenswert.
Mit der strikt chronologischen Ordnung vergibt sich der Band eini-
ges. Eine systematische Gliederung, etwa nach verschiedenen Formen
von Intermedialität, oder nach dem methodischen Zugang, hätte sich
angeboten (Ansätze dazu klingen in der Einleitung an). Während eini-
ge Beiträge historisch-rekonstruierend vorgehen (Nussbaumer, Sal-
men), liefern andere detaillierte Text- oder Musikanalysen (Denk,
Schneider) oder konzentrieren sich auf die Kontextualisierung der be-
obachteten Phänomene in allgemeineren kulturhistorischen Strömun-
gen (Brandstetter, Rode-Breymann). Auch die Orientierung an der
(diskutablen) Unterscheidung zwischen Bühnen-, Gesellschafts- und
Gemeinschaftstanz hätte den Ausgangspunkt für eine Gliederung bie-
ten können, umso mehr, da schon in der Einleitung die Wenden um
1770 und um 1900 als solche markiert sind, die auch auf die gesell-
schaftliche Wahrnehmung und Funktionalisierung des Tanzes Einfluss
haben.
Die Beiträge sind nicht allein hinsichtlich ihrer Qualität und ihrer
Länge denkbar heterogen, auch die redaktionelle Bearbeitung lässt zu
wünschen übrig. Die Zitierweise ist nicht immer einheitlich, Quellen-
angaben in den Fußnoten sind zuweilen uneindeutig. Und in einem
sich als interdisziplinär verstehenden Band nicht nur lateinische, son-
dern auch griechische und sogar hebräische Texte ohne Übersetzung,
ja ohne Transkription wiederzugeben, ist für den Leser eine Zumu-
tung und wird dann absurd, wenn italienische Zitate nur in deutscher
Übersetzung wiedergegeben sind. Der Band teilt bekannte Probleme
mit anderen Festschriften. Das Konzept ist wenig konturiert, die Bei-
träge beziehen sich weder aufeinander noch auf einen gemeinsamen
systematischen Fokus. Sie werden neben dem thematischen Rahmen
allein durch den – im Einzelnen zudem deutlich aufgeweichten – his-
torischen Index zusammengehalten. Was der Leser in Händen hält, ist
ein Reigen guter, sehr guter und weniger engagierter Artikel, denen ei-
ne konzeptuelle Bündelung fehlt.
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Josefine Kitzbichler / Katja Lubitz / Nina Mindt (Hgg.), Theorie der Übersetzung
antiker Literatur in Deutschland seit 1800. (Transformationen der Antike 9) de
Gruyter, Berlin –New York 2009. 435 S., € 79,95.
Vorliegender Band und der begleitende Dokumentationsband1 schließen aufs Glück-
lichste eine erwiesene Forschungslücke, indem sie die gesamte Breite des angesproche-
nen Horizontes erfassen (Theorie der Übersetzung antiker Literatur in Deutschland
seit 1800) und damit das Forschungsfeld strukturieren und öffnen. Die drei Teile sind
chronologisch angelegt. Josefine Kitzbichler behandelt die Zeit, die von 1800 bis zur
Mitte des 19. Jahrhunderts reicht, Katja Lubitz befasst sich mit der Periode von der
Mitte des 19. Jahrhunderts bis 1927 und Nina Mindt handelt von der Thematik zwi-
schen 1927 und der Gegenwart. Den Einschnitt 1927 bildet Wolfgang Schadewaldts
Schrift Das Problem des Übersetzens.
Beginnend mit der Voß’schen Homer-Übersetzung führt uns Kitzbichler vor Au-
gen, wie das Übersetzen allmählich als Problem reflektiert wurde (S. 27), und stellt un-
ter dem Begriff „Frühromantik“ die zahlreichen Diskussionsstränge vor, die um 1800
am Werk waren. Bekannte Stellungnahmen wie die von Humboldt oder Schleierma-
cher werden rekontextualisiert und nah an der Textquelle vorgeführt; weniger bekann-
ten Autoren wie Solger wird ebenfalls Platz eingeräumt und somit dem damaligen Dis-
kussionszusammenhang Rechnung getragen. Im Folgenden werden die Beschäftigung
mit der angeblichen Sprachverwandtschaft des Deutschen mit dem Griechischen
(S. 199) und ihre sprachphilosophischen Auswirkungen ausgeführt. Die These der
Plastizität der deutschen Sprache, die der Einverleibung fremder Literatur besonders
vorteilhaft sei, wird im Diskurs sowohl bekannter (Moritz Haupt, S. 184) als auch we-
niger bekannter Autoren (Rudolf Bayr, S. 301) ausgeführt.
1796 schrieb Wilhelm von Humboldt: „Alles Übersetzen scheint mir schlechter-
dings ein Versuch zur Auflösung einer unmöglichen Aufgabe. Denn jeder Übersetzer
muß an einer der beiden Klippen scheitern, sich auf Kosten des Geschmacks und der
Sprache seiner Nation zu genau an sein Original, oder auf Kosten seines Originals zu
sehr an die Eigentümlichkeit seiner Nation zu halten“(S. 68). Lubitz skizziert, wie um
die Mitte des 19. Jahrhunderts nach einem mittleren Weg gesucht wurde (S. 88f.). Sie
zeigt, wie der Angelpunkt der Diskussion mit der Frage zusammenhängt, wer zum
Übersetzen berechtigt sei: Hat Übersetzen Sache des klassischen Philologen (Haupt:
„Die Übersetzung ist der Tod des Verständnisses“, S. 181) zu sein? Taugen Philologen
oder Dichter am besten dazu (Wilamowitz: „Die Übersetzung eines griechischen Ge-
dichtes kann nur ein Philologe machen“, S. 196; Novalis: „Dichter des Dichters seyn“,
S. 220)?
Doch es wird darüber hinaus mit Recht die Entwicklung der Fragestellung mit pu-
blikumsbedingten Aspekten in Verbindung gebracht (Unterricht der klassischen Spra-
1 Josefine Kitzbichler / Katja Lubitz / Nina Mindt (Hgg.), Dokumente zur Theorie
der Übersetzung antiker Literatur in Deutschland seit 1800. (Transformationen der
Antike 10) Berlin – New York 2009.
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